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FESTIVAL KONTAKT. TORUN (POLONIA) 
La actualidad de los clásicos populares 
José Gabriel López Antuñano 
La ciudad polaca de Torun acoge un importante festival internacional donde se muestran en 
concurso los mejores trabajos del año, fundamentalmente producidos en el Este europeo, pero 
con cabida a propuestas de otros países como España, este año representada por Atalaya. Los 
espectáculos de este año respondían a dos líneas de programación: los autores nuevos precedi-
dos de reconocimiento como Kolada o Srbljanovic, y la revisión de textos clásicos de Shakespea-
re, Eurípides, Marivaux, etcétera. 
Los nuevos dramaturgos 
El ruso Nikolai Kolada es uno de los autores más representativos de la renovación teatral de 
Rusia. Sus textos, un ~el espejo de la sociedad de su país, reflejan problemas cercanos y cotidia-
nos que son trasladados a escena con ironía y una acerada crítica, tras la que se esconde el 
desencanto por una realidad cruda, muy diferente a la imaginada, donde la lucha por la subsis-
tencia se convierte en el objetivo principal. En la construcción de sus textos mantiene una es-
tructura basada en una sucesión fragmentaria de escenas e incluye algunos episodios que rom-
pen un posible naturalismo y reclaman una cierta teatralidad. 
En el Festival Kontakt, el teatro Wilama Horzycy de Torun presentó Mur/in Murlo, una obra 
que aborda un tema candente en su país y en algunos otros de la Europa del Este. Dos herma-
nas, Oiga y Inna, empujadas por la necesidad, realquilan una habitación de su pequeño aparta-
mento; además Inna hace la calle, y la pequeña presta sus servicios a un vecino. En la primera 
escena se aprecia la repugnancia de Oiga ante el vecino, una vez que su relación ha concluido, y 
contrasta con la siguiente en la que llega Alosza, un hombre modoso y trabajador que vive 
realquilado. Oiga ve en Alosza el contrapunto, el hombre capaz de apartarle de su degradante 
situación personal e intenta conquistarlo ante la perplejidad del primero. Sin embargo, antes de 
lograr su propósito se encontrará con una rival, su hermana, que aplica otros medios con la ex-
periencia que concede la calle, aunque sin éxito. Las diferentes estratagemas fracasan en la 
primera parte, pero en la reanudación el alcohol y las con~anzas operan la transformación de 
Alosza, que abandona su compostura y timidez para violar a Oiga. Paga sus servicios, abandona 
el apartamento con Oiga moralmente destrozada, y la pieza concluye de una manera cíclica, el 
vecino entra. 
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Murlin MurIa, además de contar una situación no por menos conocida, chocante y contraria 
a la dignidad de la persona, posee algunas cualidades dramáticas de interés, entre ellas la tensión 
dramática, la sucesión de confiictos entre las dos hermanas y Alosza, y la construcción de los dos 
personajes centrales -Oiga y Alosza-. Por el contrario, presenta algunos defectos: una cierta 
linealidad. el alargamiento de las situaciones más por estirar que por necesidad, la falta de otros 
asuntos o temas secundarios que enriquezcan el principal y ayuden a la introducción de matices, 
y la simetría de las dos partes, que hacen previsibles muchas de las situaciones de la segunda 
parte. 
Pese a las cualidades de Mur/in Mur/o, la obra de Kolada necesita una puesta en escena 
inteligente para mantener la fuerza dramática, sostener la tensión y para no deslizarse hacia un 
posible tono melodramático. Norbert Rakowski acierta en primer lugar en la elección de los 
actores, pues el físico de Julia Balsewicz muestra la fragilidad de Oiga, Malgorzata Abramowicz 
muestra el desenfado y la campechanía de Inna, Radoslaw Garncarek el carácter apocado de 
Alosza, y la brutalidad del vecino; por otra parte, el espacio escénico diseñado por Wojciech 
Stefaniak concibe el pequeño y humilde apartamento como un espacio cerrado, agobiante, con 
una sala de estar convertida en dormitorio de Oiga y con unas paredes finas que hacen el lugar 
vulnerable. A su vez, Rakowski pretende transmitir la marginación, la degradación y las congojas 
de las dos mujeres con dramatismo y autenticidad. El estilo de interpretación naturalista, en que 
los actores responden con una organicidad, ayuda a la verosimilitud de la pieza. 
Biljana Srbljanovic (Belgrado, 1970), dramaturga y profesora en la academia de Arte Dramá-
tico de Belgrado, es una de las voces más interesantes y representativas del teatro del Este, con 
mayor proyección en Europa, empeñada en contar a sus compatriotas lo que ocurre dentro y 
fuera de su país. Las cinco piezas estrenadas hasta la fecha muestran una realidad deformada 
para captar el interés del espectador a través de la tragedia edulcorada con la ironía, la perple-
jidad o la risa. Por otra parte, recurre a la alegoría para presentar estas situaciones: de este modo, 
en Supermercado muestra una sociedad en descomposición por medio de un profesor serbio, 
huido a Austria, que reconstruye su pasado a favor de lo polfticamente correcto para la menta-
lidad de Occidente, mientras que una hija suya se prostituye; o en Lo caído cuenta la historia de 
su país a través de un matrimonio; o en Historias de familia muestra la sociedad comunista en 
plena descomposición sirviéndose de unos niños que juegan a ser adultos, pero que hablan sin 
inhibiciones, expresando aquello que los mayores no se atreven a decir. Si en estas tres piezas 
recrea la historia reciente de su país, en la primera estrenada, Lo trilogía de Belgrado, y en la 
presentada en el Festival Kontakt, América, segundo porte, Srbljanovic describe lo que sucede más 
allá de las fronteras, pero la mirada es diferente, porque mientras que en 1997, en Lo trilogía de 
Be/grado, los personajes respiraban optimismo al referir la situación desde Praga, Los Ángeles o 
Sydney, en 2004 contrapone en América, segundo porte la visión idealizada de Nueva York con la 
realidad, en la que nada es tan maravilloso como se supone. 
Carl, el protagonista, es un hombre maduro y triunfador que esconde bajo la capa del éxito 
la condición de un hombre repleto de miserias. Éste y otros personajes quiebran su felicidad, 
superficial y asentada en el poder del dinero, ante cualquier circunstancia adversa que les deja en 
evidencia y les enfrenta con sus debilidades. Srbljanovic establece la alegoría con alusiones a los 
agujeros negros de una ciudad -los marginados que viven en el metro-, el contrapunto de 
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los triunfadores. Se aguardaba esta pieza y a la compañía que acompaña a Srbljanovic, Atelje 212, 
con interés, pero éste se transformó en decepción en buena medida porque la estructura dra-
mática y el desarrollo de la pieza está poco logrado: una sucesión de cuadros enseñan situacio-
nes diferentes siempre protagonizadas por Carl, pero éstas, demasiado esquemáticas, añaden 
poco y plantean unos conflictos demasiado previsibles, mientras que los personajes muestran su 
estereotipo. No obstante, América, segundo porte podrían funcionar mejor con una puesta en es-
cena y dirección más contemporáneos, porque esta pieza requiere un ritmo rápido, un cierto 
desenfado interpretativo y soluciones escenográficas y de iluminación. Sin embargo, Dejan Mijac 
al frente de Atelje 212 conduce el espectáculo a la monotonía y a la repetición continua de 
situaciones naufragio, y los actores no logran el estilo interpretativo adecuado. 
El Centro de Dramaturgos y Directores de escena de Moscú fue creado en 1998 por Alek-
sei Kazantsev y Mikhail Roshtchin. Este centro ofrece a los jóvenes dramaturgos la posibilidad de 
presentar sus textos en lecturas dramatizadas y escoger a los mejores para ser representados. 
De este centro en 200 I salió Plastilina, y ahora en el Festival Kontakt ofreció Krosnoj nitkoj, 
dirigido por Wladimir Pankow, un actor y director formado en el GITIS (Moscú) de Anatoli 
Vassiliev. Krosnoj nitkoj es una performance entretenida, ejecutada por ocho artistas, cuatro acto-
res, tres músicos y el propio director de escena, aunque esta división resulta excesiva, puesto 
que todos hacen de todo. La concepción del espectáculo es muy simple: un grupo formado por 
siete músicos llega a un escenario para actuar después de pasar por algunas vicisitudes, puesto 
que sus trajes y zapatos se encuentran manchados de barro. Sin embargo no sólo serán las 
manchas de sus vestidos las que desluzcan su porte, también cada músico lleva sus propias 
miserias interiores que afloran sobre el escenario. El concierto, por tanto, se ve de continuo 
interrumpido por estas interferencias personales, que son el pretexto para la actuación, para 
desarrollar unos sketchs divertidos, aunque tras la cara más amable se detecte la crudeza de las 
condiciones de la existencia. Sobre el escenario, donde se encuentran un chelo, una batería y un 
acordeón, se distribuyen los músicos, que dan muestras de sus habilidades y amplia preparación. 
Puestos a destacar; magníficas las dos mujeres Inga Smetanina y Oiga Lapshina, ésta con una voz 
de soprano excelente y ambas con una expresiva gestualidad y una delicada matización vocal. 
Un clásico contemporáneo 
La elección de una obra de Koltes, de ordinario, es un arma de doble filo, porque no resulta 
fácil presenciar un montaje de este autor en el que se imponga ese ambiente violento, hostil y 
agresivo que encierra cualquier texto suyo, y donde se muestren esas conductas de personajes 
marginales en permanente degradación. Estas dificultades radican unas veces en la densidad y 
retórica de los textos que esconden situaciones dramáticas; otras en el lenguaje alegórico y be-
lio que puede distorsionar la marginalidad y agresividad de los personajes; también de vez en 
cuando en la sacralidad del autor y el sentido canónico de determinadas puestas en escena que 
pesan en el recuerdo de algunos directores y condicionan sus propuestas. Por ello, para conse-
guir un resultado aceptable se necesita realizar un trabajo de dramaturgia que saque a flote el 
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subtexto y con él los conflictos y las acciones soterradas escondidas para acercarse al mundo 
del dramaturgo francés. 
El estonio Tiit Ojazoo, con la compañía del teatro Vanemuine de Tartu, realiza un espléndido 
trabajo en Roberto Zucco, premiado con uno de los galardones del festival. Uno de los aciertos 
de esta puesta en escena radica en el diseño del espacio escénico de Enne-Liis Semper: una jaula 
de dos por cuatro metros de superficie, aproximadamente, y con dos pisos de unos cuatro 
metros altura, en cuyo interior se desarrolla la mayor parte de la obra. La jaula es la cárcel de la 
que escapa y a la que retorna Zucco, pero también es la alegoría de un clima opresivo, de un 
ambiente hostil, de una realidad que condiciona comportamientos del protagonista y de otros 
personajes de Roberto Zucco. A su vez y para reforzar más la idea de condicionamiento, la jaula 
está flanqueada por el público en clara metáfora de esa sociedad hostil. Zucco sólo saldrá de allí 
en la escena del parque con la señora adinerada y el hijo -es una posibilidad de cambiar el 
destino-, y al final, cuando camina hacia la luna, aquí bien sustituida por una pared llena de des-
lumbrantes focos. 
El signo de opresión, de universo condicionante, se refuerza con los actores, que no salen de 
este microespacio, de modo que cuando no intervienen en la escena, se ocultan. De este modo, 
tanto el encerramiento como lo hacinado de la situación marcan más ese ambiente promiscuo, 
capaz de engendrar violencia o conductas bestiales. A este espacio escénico se suma la ilumina-
ción, tenue y concentrada, que refuerza el sentido de lo tétrico, y la música de Toomas Lunge y 
Ojasoo, con mucho apoyo en las percusiones, que establecen un clima emocional donde las 
sensaciones y los sobresaltos provocados por algunas de las acciones golpean directamente al 
espectador. 
Otros puntos de apoyo de este montaje se encuentran en la definición de los personajes, en 
la creación de esas acciones implícitamente propuestas en el texto, que al director le correspon-
de inventar y ordenar para que la puesta en escena refuerce el sentido de la propuesta textual, 
y en reforzar una de las ideas claves de Koltes, el intercambio, que Ojasoo marca en determi-
nadas escenas. A estas claves se suma el fuerte ritmo que el director imprime, mediante el cual 
consigue trasladar al espectador la sensación de que las acciones de los personajes son irre-
flexivas y que su conducta obedece a impulsos de las pasiones y a movimientos instintivos. En esta 
línea los actores hablan con rapidez, pero marcando con su gestualidad el significado de lo dicho. 
A vueltas con los clásicos 
Los directores húngaros Sandor Zsótér, Eszter Novak y Janos Szasz (acaso más conocido 
por sus incursiones en el cine) forman una tripleta que goza de reconocimiento en su país y de 
una larga trayectoria en la que han compartido el interés por ofrecer a los espectadores un 
teatro intelectual y a la búsqueda de respuestas a los eternos interrogantes de la condición 
humana. El primero de ellos presentó en Torun, con el teatro Radnóti, una revisión del texto de 
Eurípides Medeo, desde su perspectiva intelectual y con la pretensión de buscar respuestas a 
temas tan delicados como el deslinde de la frontera entre el bien y el mal, o el hallazgo de los 
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condicionamientos de la libertad del hombre, procedentes del exterior o de los instintos, que le 
llevan a comportamientos no deseados y contra natura (como le sucede a Medea al dar muerte 
a sus hijos). 
Zsoter, a fin de encauzar estas inquietudes, selecciona algunas escenas de la tragedia de Eu-
rípides, rescata algunos parlamentos y rescribe otros, para que cada personaje cuente en largos 
monólogos sus peripecias, sus inquietudes o sus turbaciones. Éstas se acentúan porque los ocho 
personajes se encuentran en un escenario cerrado, sin escapatoria para sus congojas, iluminados 
con una luz fría y uniforme que impide cualquier manifestación de ilusionismo, y enfrentados al 
público en el caso de los de mayor rango, Medea, jasón y Creonte, como si realizaran una de-
claración ante un juez (cada uno de los espectadores) al que luego le corresponde dictar sen-
tencia. Este planteamiento intelectual tiene su atractivo, pero el resultado teatral resulta harto 
discutible ya que se trata de una propuesta apoyada tan sólo en la palabra, que se asemeja más 
a una lectura dramatizada. No existe ninguna acción física a excepción de una salida de escena 
de Medea y la muerte de jasón, que cae desde el estrado, situado en el foro, hasta el suelo del 
escenario. El espectáculo, que cuenta con buenos intérpretes, deja un gusto agridulce porque el 
teatro contemporáneo no se encuentra sobrado de propuestas profundas y de interés, pero 
el modo de abordar esta cuestión parece ya muy desfasado. 
La compañía Globus de Novosibirsk (Rusia) presentó la comedia de Marivaux La doble in-
constancia y obtuvo el premio del jurado a la mejor puesta en escena, además de otros galardo-
nes, que ratificaban un buen espectáculo, bien concebido como trabajo dramatúrgico e inteli-
gentemente resuelto en la puesta de escena. El texto de Marivaux presenta algunos problemas 
para el espectador de hoy, ya que se basa en buena medida en sutiles juegos de palabras que 
provocan el interés, los conflictos y la sonrisa, y parece más concebido para ser escuchado, 
comprendido y degustado por una sociedad que participaba de los juegos propuestos por el 
autor y que se reconocía en ellos. Por estos y otros motivos que se refieren a algunos de los 
temas, como el enamoramiento del príncipe por una campesina comprometida con Arlequín, o 
la tipificación de algunos personajes, el montaje requiere un trabajo previo para estudiar qué 
asuntos de la comedia interesan al público actual, y no aburrirle, como ha sucedido en trabajos 
sobre este autor presentados en España en los últimos años. 
DmitriTchernyakov se plantea en primer lugar encontrar qué resortes de la comedia siguen 
vivos para el espectador de hoy, y en función de este análisis elimina algunos parlamentos y 
aligera parte del texto, reforzando con acciones visuales cómicas algunas de las situaciones de la 
comedia; por otra parte busca aquellas escenas más eficaces para hacer mayor hincapié en ellas. 
Este planteamiento resulta más perceptible en los dos primeros actos que en el tercero, que 
respeta más, para mostrar las agudezas de Marivaux y porque necesita que el texto le anude los 
cabos sueltos de los dos primeros actos. Además realiza otras dos tareas: caracterizar y codificar 
a los personajes desde las primeras escenas, lo que le permite aumentar el sentido de juego al 
conjunto de la propuesta escénica, y buscar mediante un apoyo en la gestualidad el modo de 
transferir sensaciones del escenario al público. Resueltos estos problemas queda otro de impor-
tancia, la localización temporal. Tchernyakov opta por trasladar la acción a una época contem-
poránea y por acentuar la teatralidad, para desprenderse de ese vestuario, modos y costumbres 
del dieciocho, que tan poco dicen hoy. 
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Para resaltar el sentido de juego, el director concibe un espacio escénico donde el destinado 
a la representación se encuentra separado de los espectadores por un cristal. Detrás de éste se 
sitúan además del público, otros personajes que observan el juego. A su vez, el escenario de 
paredes blancas sólo cuenta con un tresillo y un espejo, que junto a otros pequeños elementos 
(una mochila, un tocadiscos o un cobertor) adquieren un valor simbólico. Asimismo, una piedra 
que uno de los actores tira contra el cristal después del final feliz de la comedia rompe el 
encanto como significando que los ejercicios lúdicos, la ilusión y el esparcimiento han concluido, 
y que el espectador, como los actores, deben retornar a sus quehaceres menos alegres que los 
allí contemplados. 
Tchernyakov intenta mantener un ritmo sostenido, busca los efectos de las entradas y las 
salidas, y el continuo movimiento de los intérpretes. Sin embargo no resuelve los problemas que 
le plantean algunos actores del reparto, tal vez demasiado habituados a otro tipo de teatro más 
psicológico, más estático y reflexivo como son, por ejemplo, aquellos que encarnan los persona-
jes del Príncipe y Trivelin, demasiado hieráticos y perdidos en el escenario. Junto a éstos, Ludmila 
Troshina (Flaminia), Oiga Tsink (Silvia) e Ilya Pankov (Arlequín) funcionan bien: componen unos 
personajes gráciles y muy expresivos con apoyo en el lenguaje corporal. Por esta desigualdad el 
espectáculo se resiente, al tiempo que evidencia uno de los problemas del teatro ruso, donde 
algunos actores maduros siguen demasiado encorsetados en una forma de hacer teatro arcaica. 
Oskaras Korsunovas, un veterano de treinta y cinco años, comenzó su trabajo a los veinte y 
pocos en el Teatro Nacional de Vilnius con jóvenes actores y un repertorio variado, que se ha 
abierto progresivamente hacia autores de Occidente, como Marius Von Mayerburg, Caro de 
fuego, o Mark Ravenhill, ShopPing and fucking, sin olvidarse de Shakespeare o de autores de su 
país como Sigitas Parulskis, del que ha estrenado recientemente PS. Dossier o.K. Desde hace tres 
años dirige establemente una compañía independiente,Theorem, creada por él y subvencionada 
por el Estado lituano. Asimismo, en los últimos años ha comenzado su periplo por los festivales 
y sus contactos con Thomas Ostermeier, con el que comparte algunos puntos de vista a la hora 
de enfocar el trabajo sobre la escena. 
En el Festival Kontakt se presentó con Romeo y julieta, montaje que compendia virtudes y 
defectos de Korsunovas. En líneas generales respeta la estructura y el texto de Shakespeare, 
excepto el quinto acto, que lo alivia suprimiendo los monólogos y algunas de los parlamentos de 
Fray Lorenzo. Por otra parte, busca la comicidad en todas las escenas: unas veces destacando las 
posibilidades que presenta el texto; otras con la ayuda de acciones visuales incorporadas por 
personajes como Mercuccio, la criada, la madre de Julieta, etcétera. Sin embargo, este enfoque, 
que funciona bien en los dos primeros actos, lastra el montaje una vez sobrepasada la pelea 
entre Capuletos y Montescos, donde mueren Mercucio y Teobaldo. 
Korsunovas traslada el ambiente de Verona y la rivalidad de las familias a dos panaderías en 
competencia, situadas a ambos lados del escenario y separadas por unos carriles por los que 
circulará un balde para fabricar el pan. Capuletos y Montescos no lucharán con espadas sino con 
la masa de harina. En este ámbito de juego que se completa con unas estanterías, abigarradas de 
objetos, colocados con aparente desorden, el director lituano sitúa la puesta en escena de Romeo 
y julieta que, ante todo, ha cuidado en su dibujo escénico, concediendo mayor valor al hilo de 
la historia que a los personajes, que aparecen como muñecos de ese juego teatral divertido y 
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superficial. Quizás en esta opción radican los aspectos más discutibles de esta revisión del texto 
de Shakespeare pues los personajes no conducen la historia y su presentación resulta tópica 
con la incorporación de todos los clichés que en los últimos años se han acuñado sobre ellos, 
aquí no justificados, sólo agregados. Con estos mimbres, la propuesta escénica de Korsunovas 
puede entretener y sorprender a un espectador poco versado, pero también puede aburrir 
porque muchos de los elementos y de la teatralidad desplegada. suenan a dejo vu Yo en su 
conjunto, parecen pensados para un público juvenil. 
En este marco, acaso interese destacar algunos signos más trabajados como es la sustitución 
de las caras recubiertas de harina en los momentos trágicos, asemejando la palidez de la muerte, 
para sustituir la sangre, o el gran balde que corre por mitad del escenario donde se producen 
algunas peleas o escenas de amor entre las familias rivales. La música marca el ritmo de muchas 
de las escenas. Los actores presentan un buen nivel interpretativo y realizan un trabajo eminen-
temente físico al dictado de Korsunovas, que busca un estilo de interpretación antinaturalista, en 
busca de la teatralidad, con acentuación del gesto e integración de los movimientos en el espa-
cio diseñado con apoyo en los objetos. Destacan Eglé Mikulionyté (criada) y Dainius Kazlauskas 
(Mercuccio), sobrados de recursos cómicos, y Gytis Ivanauskas (Romeo) y Rasa Samuolyté 
Gulieta), dos excelentes y jóvenes actores. En resumen, una propuesta atractiva en su conjunto 
más vistosa y divertida que profunda e innovadora. 
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